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BIEITO REVISA HAMLET EN EDIMBURGO 
José Gabriel López Antuñano 
La obra de Shakespeare en general y algunos títulos en particular poseen un atractivo al que 
con dificultad logran sustraerse los directores de escena. Calixto Bieito ya ha montado varias 
tragedias del escritor inglés -Juan 11, Macbeth- y ahora en el verano del 2003 Hamlet, con una 
compañía inglesa. Esta obra se estrenó en el Festival de Edimburgo y ha realizado una gira muy 
breve por tres teatros -Birmingham Repertory Theatre,Teatre Romea de Barcelona y Dublín 
Theatre Festival-, puesto que los compromisos con el cine de una buena parte de los intérpre-
tes les obligan a proceder de esta forma. El poder de sugestión para montar Hamlet es muy 
grande, como lo son sus riesgos, más acusados en el Reino Unido, derivados de un mayor co-
nocimiento de esta tragedia por gran parte del público, así como de otras versiones que sin 
solución de continuidad se siguen unas a otras. Por todo ello, para ofrecer una propuesta con un 
mínimo interés, se necesitan al menos dos requisitos previos: partir del supuesto de que los 
espectadores conocen la historia y saber qué enfoque con ribetes de originalidad se dará a la 
misma; es decir, qué tema se destacará y en función de éste construir la dramaturgia pertinente. 
Bieito ha tenido muy claro estas dos cuestiones desde el comienzo y ha obrado en consecuen-
cia al eliminar pasajes conocidos, abreviar el texto, y subrayar el tema del amor; pasando a un 
segundo plano otros contenidos tales como la duda, el poder; etc. 
Bajo el prisma del amor; el director propone las historias de cuatro parejas (Hamlet-Ofelia, 
Rey-Gertrudis, Polonio-Ofelia y Hamlet-Gertrudis), soslayando otras, reales o posibles, y tiñen-
do estas relaciones de su lectura personal, apoyado en lo que el texto expresa implícita o 
explícitamente. De este modo, las relaciones entre Hamlet y su madre seguirán la línea edípica 
y se convertirán en una continua fuente de conflictos --:-Iarvados unas veces, externos otras-; se 
propone una relación entre Polonio y Ofelia que desborda el ámbito natural para deslizarse 
hacia lo incestuoso; subraya el erotismo entre el rey y la reina, caricaturizando la boda al mostrar 
una revista del corazón que refiere en papel cuché y con fotografías el enlace entre Claudio y 
Gertrudis; por último, en la relación entre Hamlet y Ofelia, Bieito ofrece su enfoque personal. 
Así, Ofelia, inducida por su padre, intentará conquistar al taciturno y desconcertante Hamlet, 
como parte de una estratagema para que se olvide de la boda de su madre, pero esta relación 
avanzará hacia un afecto mutuo desde la escena de la carta -remplazada aquí en un guiño 
divertido por una casete- de Hamlet a Ofelia, hasta la violación del primero sobre la ségunda 
y el abandono posterior; que precede a una larga escena en la que Ofelia atormentada por el 
recuerdo y el amor hada el príncipe se masturba antes de darse muerte. En el transcurso de 
esta propuesta escénica se asiste de un lado al progresivo enamoramiento de Ofelia, entre el 
miedo y la vacilación, abandonando su participación en el plan trazado por Polonio, y de otro a 
la desigual correspondencia de Hamlet, asaltado y atormentado por la duda y el particular amor 
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por su madre. A modo de resumen sobre este tema, cabe decir que además del enfoque más o 
menos personal, lo más interesante consiste en observar cómo reaccionan los personajes ante 
las iniciativas de unos y otros: siempre con coherencia en relación con los rasgos esenciales de 
cada personaje, de modo que la verdad'escénica adquiere un peso importante en este montaje. 
Asimismo, la verosimilitud también crece ante el tratamiento menos explícito, gratuito y brutal 
de las acciones físicas, relacionadas con el amor o con la violencia, en las que Bieito pone menos 
ardor del acostumbrado. 
La reducción de la historia es consecuencia, en buena medida, de la elección temática: ape-
nas cobra protagonismo la pareja Rosencrantz, Guildesterm (este segundo ni aparece), ni otras 
escenas como las de los cómicos del tercer acto; aquí Bieito procede a resumir este momento 
en un par de minutos condensando lo principal del asunto y escenificando el momento en el 
que Claudio se apercibe de que los cómicos -aquí Hamlet travestido- recrean su propia 
historia. Por lo demás, esta propuesta escénica contiene los principales diálogos y monólogos, 
con el cambio de lugar del «Ser o no ser», que con el significado de existir pronuncia Hamlet 
ante el cuerpo muerto de Polonio. Por último, quede reseñado que esta tragedia de Shakes-
peare llega a los espectadores con tensión y pasión, con ritmo y equilibrio, con emoción y fuerza 
dramática, a la que contribuyen, de forma decisiva, todos los actores, capaces de llenar el esce-
nario con su presencia escénica, o de marcar una situación por el gesto o los movimientos de 
proximidad o rechazo. Aunque todos estén a una altura considerable, merecen destacarse 
George Anton (Hamlet), Diane Fletecher (Gertrudis) y Christopher Hunter (Horacio). 
El montaje de Bieito se asienta en una dramaturgia inteligente y cuenta con interesantes 
hallazgos en el lenguaje de los signos. Entre los primeros se puede mencionar la presencia casi 
constante de Horacio sobre el escenario, detrás de un piano que toca, acentuando en todos los 
personajes el peso de la sombra del rey Hamlet; o los contrastes entre las situaciones dramá-
ticas y la actitud de algún personaje, que observa la escena, ajeno a la acción principal, pero 
calificando con su actitud sin palabras el desarrollo de la misma. Así, por ejemplo, contrasta el 
ambiente festivo de la fiesta que sigue a la boda entre Gertrudis y Claudio, con la actitud ta-
citurna de un Hamlet que ocupa un segundo plano escénico. Signos como el ya mencionado de 
la cinta de la casete fuera de la carcasa que se arrastra por el escenario, pisada por todos como 
se pisotea el amor de Ofelia; la muñeca que representa el cuerpo sin vida de Ofelia; las cenizas 
para remplazar los cuerpos sin vida; o una mesa con hielo situada en un lateral del escenario. 
El espacio escénico cobra especial relieve y se enmarca con un luminoso, donde se lee 
Poloce. Desde ese letrero, situado en la pared del foro, se desciende a través de unas gradas, 
sobre las que apoyan modernos y funcionales sillones, al área central de actuación, que perma-
nece vacía con un piano y un micrófono a la izquierda del espectador; y la gran mesa llena de 
bebidas y de hielo. Espacio funcional, sobrio y limpio, que se va degradando paulatinamente 
conforme la acción avanza y las relaciones personales entre los diferentes personajes se dete-
rioran y envilecen. Resulta interesante este paralelismo que se recorre entre texto y elementos 
visuales que paulatinamente ensucian la escena. De este modo, por ejemplo, la cinta de la casete 
permanece desenrollada en el suelo, como unas páginas de una revista, el hielo que se deshace 
y se cae sobre el escenario, etc. Por otra parte, las gradas son lugares para escuchar; esconderse, 
etc., ofreciendo la posibilidad de establecer esos contrastes a los que antes me he referido entre 
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la acción principal y la reacción de los personajes. El área de actuación se completa con un 
diseño de luces de Rick Fisher; esencial y efectivo, con predominio de la luminosidad sobre lo 
tenebroso y oscuro. En este ámbito, las luces servirán para marcar zonas de actuación o bien en 
el caso de las candilejas para sugerir momentos terribles donde lo sórdido se apodera del es-
pacio y se establece un correlato entre el mundo lóbrego de los personajes y las acciones que 
ejecutan. 
Interesa reseñar la reacción del público inglés: en líneas generales, cabe hablar de total acep-
tación de la propuesta escénica de Bieito, con aplausos y bravos al finalizar. Junto a esta ex-
presión mayoritaria, algunos espectadores que abandonaron la sala en coincidencia con algunas 
de las escenas más violentas y provocativas en menor grado que otras veces. Ésta fue la res-
puesta a un montaje de madurez, sobrio, muy apoyado en el actor; y diferente a los últimos vistos 
en España, aunque prevalezca el sello personal del director de escena. 
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